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Il libro illustrato può diventare digitale? 

di Roberto Koch da ilsole24ore.com 
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La domanda posta il 9 ottobre sulla Domenica del Sole da Sandro Ferri intorno al ruolo dell'editore, in un'epoca che sembra avviarsi a essere dominata dagli ebook, è di grande attualità. Vorrei provare a estendere il ragionamento verso un settore che gode di scarsa attenzione nella editoria italiana, quello dei libri illustrati. 

Se c'è un linguaggio che sembra privilegiato nella fruizione via Internet, e in tutte le modalità, è senz'altro quello delle immagini che in modo centrale, o a volte strumentale, costituisce comunque una sorta di ossatura di sostegno necessaria per qualunque trattazione digitale dei contenuti, soprattutto in una logica da mass market. La fotografia in particolare, come del resto la musica, accompagna e caratterizza ogni forma di comunicazione digitale che ambisca ad avere successo. Se a determinare l'apprezzamento di un sito internet, da parte del pubblico e degli inserzionisti pubblicitari, è il numero di clic, questo sarà sempre maggiore quando il contenuto fotografico appare ricco e di buona qualità. Lo sanno bene gli editori on line, e in particolare di quotidiani, anche se sembrano ancora orientati a privilegiare contenuti di curiosità e stranezza. 
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Ma per i libri la situazione è simile? 

Il successo di un libro illustrato è fortemente legato alla qualità del prodotto, non solo per la scelta dei contenuti ma anche per la confezione, la ricercatezza della grafica e dell'oggetto libro, della carta e della qualità di stampa, caratteristiche indispensabili per una buona lettura delle immagini. E lo sappiamo bene in Italia, dove non solo abbiamo una tradizione di grande qualità di stampa, ma dove originano anche volumi stampati in coedizione, da vere "cordate" di editori internazionali coinvolti da un editore italiano che cercano, nell'ottimizzazione della stampa comune delle pagine illustrate, di ammortizzare gli alti costi di stampa assicurando un prezzo al pubblico più abbordabile.

Ma certo, il prezzo rimane sempre un fattore cruciale per il successo di volumi necessariamente cari. Per questo si sono affermate recentemente due tendenze, una verso la confezione di volumi di prezzo più contenuto e minor qualità di stampa che puntano a un consumo di massa, e una verso la realizzazione di edizioni cosiddette autoprodotte in cui un autore (fotografo, grafico o illustratore) sceglie la strada di comporre da sé edizioni limitate, quasi da "libro d'artista", da diffondere e stampare in poche copie, a un prezzo alto ma dirette a pochi intenditori. Tra queste due linee di comportamento (in un caso ci si rivolge a pochi lettori con un prodotto caratterizzato da edizioni limitate, costose e rivolte a un pubblico di happy fews, nell'altro i compromessi per mantenere il prezzo basso producono libri di qualità bassa ma rivolta a un pubblico molto vasto), l'avvento della editoria digitale apre in realtà nuovi e entusiasmanti scenari. 

Non si tratta di riportare in versione digitale i libri tradizionalmente di carta, ma di pensare e realizzare nuovi prodotti che permettano una fruizione ampia, senza barriere di lingua (per definizione, una versione digitale di un'opera fotografica deve essere realizzata in varie lingue), di prezzo (consentendo anche alla ampia platea degli studenti l'accesso a opere che in passato erano precluse). La produzione di App per tablet come Ipad sulla fotografia è una nuova strada da percorrere, che permette un'evoluzione molto interessante: è possibile infatti offrire a un prezzo moderato, inferiore a quello di un romanzo anche nella sua versione economica, un'opera complessa e ricca di contenuti. Così, una monografia potrà essere arricchita dall'insieme delle immagini di un grande artista, dalla sua biografia illustrata, da alcune "lezioni" fatte ad hoc in cui si analizzano le opere nella loro composizione e costruzione, da saggi critici, mostre virtuali, selezioni interattive del lettore (che può costruire il suo percorso personale scegliendo le immagini che più lo appassionano), contributi video e multimediali in cui l'autore e gli analisti possono spiegare, esprimere il proprio punto di vista, accompagnare con elementi critici l'analisi visiva delle diverse componenti che caratterizzano l'opera.

In una recente discussione a Parigi con altri attori del processo editoriale internazionale, come Contrasto ho potuto notare come questo terreno - ancora quasi del tutto inesplorato - possa costituire una delle strade da percorrere per l'editoria illustrata. E si tratta di una strada che conferma la necessità e il ruolo dell'editore: chi se non l'editore è in grado di assemblare tutte le notizie e i contributi teorici da inserire in una struttura complessa come un app? Nello stesso tempo, l'offerta si indirizza verso un pubblico vasto e internazionale che può fruire dell'opera senza barriere linguistiche, a un prezzo accessibile anche ai più giovani. Ecco che con la nuova tecnologia, almeno in un campo come quello dell'editoria illustrata, l'editore è chiamato a una nuova sfida, affascinante e coinvolgente al tempo stesso e ha la possibilità di continuare a sviluppare il proprio ruolo in un mondo che cambia – forse - addirittura in meglio.

Roberto Koch è editore di Contrasto e presidente della Fondazione Forma per la Fotografia, Milano 
Realismi socialisti. Oltre la propaganda
Lauretta Colonnelli da www.corriere.it

Non solo «kitsch di regime» ma molte ispirazioni e arte di qualità: 66 opere per superare un pregiudizio storico

· 
«Aleksandr Rodcenko»

· 
«Realismi socialisti»

Per meglio comprendere la mostra «Realismi socialisti», aperta da oggi nelle gallerie del Palaexpo, conviene cominciare da un’altra rassegna, quella su Aleksandr Rodcenko, allestita nelle sale adiacenti: trecentoquaranta opere tra fotografie originali, fotomontaggi e stampe vintage ripercorrono la parabola del grande fotografo che fu anche pittore, designer, grafico, esponente del Costruttivismo, la corrente artistica che prendeva spunto dalle nuove forme dell'industria e dell'architettura. 

Qui, accanto a scatti ormai entrati nell'immaginario collettivo, come quelli che ritraggono il volto inquieto del poeta Majakovskij o della sua amante Lili Brik con la mano vicina alla bocca come se stesse urlando in un microfono, si dipana l'intero universo dell'Urss dal 1924 al 1954. Ogni particolare è ripreso da Rodcenko da angolazioni e prospettive vertiginose: le nuove costruzioni con le loro scale antincendio e le facciate irte di balconi, le imponenti manifestazioni nelle piazze e le ruote dentate nelle officine, le parate militari e le gare sportive, gli spettacoli al Bolscioi e le acrobazie del circo. Perfino i volti di familiari e conoscenti sembrano forme di architettura modernista, ripresi dal basso in alto o viceversa. 

Nelle immagini di Rodcenko è documentata la sorgente della straordinaria stagione creativa e intellettuale nota come «avanguardia russa». Esplosa insieme con la Rivoluzione d'Ottobre e alimentata negli anni Venti dalla visione di un «radioso avvenire», questa sorgente sarebbe stata poi rigidamente incanalata, verso la metà dei Trenta, nelle regole dettate dai bolscevichi.

Aleksandr Rodcenko in mostra a Roma 








Rimaneggiando lo slogan della pasionaria tedesca Rosa Luxemburg «l'arte deve essere compresa dal popolo» in «l'arte deve essere comprensibile al popolo», le autorità sovietiche guidate da Stalin definirono con esattezza il compito che spettava agli artisti. Il nuovo stile, a cui tutti si dovevano attenere, era quello del cosiddetto Realismo socialista. L'unico committente era lo Stato e le infinite commissioni giudicatrici correggevano addirittura le tele in corso d'opera. Con un risultato estetico devastante: il fenomeno non è stato neppure preso in considerazione dai libri occidentali di Storia dell'arte. 

Storici come Ekaterina Degot (autrice anche di un saggio nel catalogo della mostra al Palaexpo e curatrice, dieci anni fa a San Pietroburgo, di una rassegna sulla biancheria intima ai tempi dei Soviet) paragona a quella biancheria, «misera e artigianale», qualunque quadro dell'epoca sovietica: 
«pittura figurativa a olio troppo sciatta per essere detta accademica e troppo brutta - per il gusto moderno - per essere ammirata». 

Ancora più fulminante la definizione di Milan Kundera nel suo celeberrimo «L'insostenibile leggerezza dell'essere»: kitsch totalitario. 

Realismi socialisti. Grande pittura sovietica 1920-1970 








La mostra romana, che raccoglie sessantasei tele di grande formato realizzate tra il 1920 e il 1970 da artisti sconosciuti in occidente, ma anche da maestri già protagonisti dell'avanguardia come Kazimir Malevic, Aleksandr Deineka e Pavel Filonov, si propone di ribaltare per la prima volta queste posizioni. 

Voluta da Emmanuele Emanuele, con un formidabile catalogo curato dai maggiori specialisti internazionali e destinato a restare un punto di riferimento per gli studiosi, la rassegna sul Realismo socialista è la più completa di questo movimento mai presentata fuori dalla Russia. 

«Quella che viene proposta qui - dice Emanuele - è una visione senza pregiudizi su mezzo secolo di storia artistica di una superpotenza planetaria, con l'idea di sottrarla alle interpretazioni svolte in chiave propagandistico-politica, di confutare una volta per tutte l'opinione di un Realismo socialista stilisticamente monolitico e riconsiderarne la questione della qualità».
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	«L’eroe dell’Unione Sovietica visita le truppe del KomSoMol» (1938) di Vasilij Laktionov


Tanto per cominciare non esisterebbe un solo Realismo ma tanti, come suggerisce il titolo della mostra. Il fenomeno, avendo coinvolto per decenni migliaia di artisti impegnati capillarmente sul territorio di un impero immenso e molto variegato dal punto di vista etnico, sarebbe infatti troppo esteso per essere ricondotto a una corrente isolata. 

Come si può vedere nel percorso al Palaexpo, si va dalle tele celebrative dei vari congressi del partito ai ritratti apologetici di Stalin «guida, maestro e amico», dalle composizioni futuriste di Filonov alle figure frontali di Malevic che rendono omaggio alla tradizione dei pittori di icone, dal realismo provocatorio e angoscioso dei dipinti di guerra alla rappresentazione della vita quotidiana, dove perfino una piantina di ficus inserita da Laktionov nell'«Appartamento nuovo» venne censurata in quanto «ideologicamente scorretta».

L’avvocato che vedeva chiaro
di Michele Smargiassi da smargiassi-michele.blogautore.repubblica.it
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Cinquant’anni fa moriva Giuseppe Cavalli, e la sua terra d’adozione, precisamente l’attiva associazione Centrale Fotografia di Pesaro, oggi gli dedica una giornata di ricordo (ai musei civici, questo pomeriggio, presenti i figli Mina e Daniele Cavalli, sotto il titolo Il tono più alto, allusivo alle glauche immagini high-key che furono la “firma” imitatissima di Cavalli, ma forse anche anche al “tono” delle sue posizioni estetiche e delle polemiche che esse suscitarono).

Un ricordo necessario, perché dell’uomo che per un ventennio fu considerato l’arbiter elegantiarum della fotografia italiana, le storie tramandano un’immagine non troppo generosa: quella di un idealista fuori dalla storia, di un formalista nemico di ogni “impegno sociale”, di un fervido antipatizzante della fotografia come “specchio dei tempi”, di un pedissequo quanto malinteso seguace dell’estetica crociana.

In ciascuna di queste descrizioni severe c’è forse un grano di verità, intendiamoci bene. Fondatore nel ‘47 della Bussola, il circolo fotografico milanese che già nel nome manifestava chiara la sua ambizione di “dare un orientamento” alla cultura fotografica nazionale, fu il teorico dell’anti-documentarismo, il sostenitore della fotografia come arte senza altre finalità, l’assertore dell’”assioma fondamentale che in arte il soggetto non ha nessuna importanza”. Enfatizzata forse oltre il dovuto, la contrapposizione tra il gruppo dei “formalisti”, rifondato poi come circolo Misa a Senigallia dove l’avvocato Cavalli (in fondo un predicatore solitario e appartato più che un generale combattente) andò a vivere, e i cosiddetti “realisti”, i più agguerriti settori del fotogiornalismo e del reportage sociale, segnò comunque la vicenda fotografica italiana del dopoguerra.

Forse è ora di uscire da quello schema esplicativo un po’ rigido, ancora intriso del manicheismo di quegli anni, e dare un giudizio storico più ampio ed equilibrato. La vulgata sotica della fotografia italiana che assegna a Cavalli un ruolo da reazionario culturale non tiene conto di un contesto che solo oggi, in prospettiva, appare forse più chiaro. Certo, Cavalli cercò di imporre l’idea di una fotografia parnassiana, lontana da ogni utilitarismo, non solo politico, una sorta di neo-pittorialismo che sostituì il flou con il chiarore del “tono alto”, una scelta sicuramente fuori tempo, anacronistica, come però molte altre nella fotografia italiana dell’epoca, costretta per un ventennio dal fascismo a tagliare i ponti con le tendenze internazionali.

Ma quell’aventino formalista era forse anche la reazione a un passato, non solo a un presente. Un modo per prendere le distanze dalla condizione di vassallaggio in cui la propaganda visuale modello Luce aveva, per l’appunto, costretto il talento dei fotografi professionisti italiani degli anni Trenta (quelli almeno che non si rifugiarono nelle pecorelle al pascolo di un pittorialismo esausto e tardivo). La fotografia che il “manifesto della Bussola” rinnegava, mi sembra di poter supporre, non era tanto quella, ancora balbettante, dell’ “impegno sociale”, della “riscoperta dell’Italia popolare” che si affacciava timidamente e precariamente sui rotocalchi. Era soprattutto la passata, tronfia diagonale retorica fotografia della “Mostra della rivoluzione fascista”, o la controllatissima, sorvegliatissima e noiosissima fotografia del culto della personalità. Del resto, Cavalli pur essendo fotograficamente attivo e già esperto prima della guerra, non mi risulta abbia mai prestato il suo obiettivo per operazioni iconiche di regime.

Cavalli, se questa mia osservazione ha qualche valore, non fu insomma l’equivalente fotografico dell’ “Uomo qualunque”, ma un idealista cultore delle forme pure, intimorito dal rischio di sentire di nuovo attorno a sé l’invito o “l’obbligo di trarre ispirazione da cose o da avvenimenti determinati e solo da quelli”, di cadere di nuovo nel gorgo delle costrizioni ideologiche, e che probabilmente non si accorse di averne costruita a sua volta un’altra. Ma la sua visione non dovette poi essere così olimpicamente sterile, se ne ritroviamo tracce in autori di qualche generazione successiva, per esempio (come dimostrerà oggi a Pesaro Cesare Colombo, con una delle sue esemplari lezioni-proiezioni) Luigi Ghirri, di cui tutto si può dire tranne che usasse la forma come fuga e disimpegno dalla realtà.

La foto: Giuseppe Cavalli, La pallina, 1949

Come imparare finalmente a leggere la fotografia
di Alberto Cabas Vidani da www.fotocomefare.com
Quante volte sei rimasto incontrovertibilmente colpito dalla bellezza di una foto senza saperne spiegare il perché?

E quante altre volte hai sentito giudicare positivamente uno scatto (magari ritenuto migliore del tuo) e ti sei chiesto come fosse possibile?

A me è capitato spesso, soprattutto prima di cominciare ad interessarmi di fotografia. D’altronde, la fotografia è così comune nella nostra vita quotidiana, che ci sembra fuori luogo soffermarsi ad analizzare un’immagine per capire quali fattori contribuiscano al suo successo.

Invece, ogni fotografo deve essere in grado di analizzare, di leggere una foto, per due principali motivi:

· saper distinguere gli scatti più riusciti dai meno riusciti, sia propri e altrui, e saper prevedere le reazioni degli osservatori,

· imparare quali fattori rendono bella, efficace una foto per poterli replicare.

I libri su questo argomento, per fortuna, non mancano. Leggere la fotografia[image: image24.png]


 è uno di questi e costituisce uno strumento completo ed efficace per insegnarci a studiare e comprendere appieno le foto, a guardarle con occhi nuovi.

Paroloni utili

L’autore si chiama Augusto Pieroni ed è uno storico, critico d’arte contemporanea e docente universitario.

Gli autori di tutti o quasi gli altri libri sulla fotografia che ho recensito precedentemente (e che puoi trovare nella pagina sui libri di fotografia) sono fotografi di professione e soprattutto divulgatori che scrivono in un linguaggio colloquiale. L’esatto contrario di quello che da solitamente un critico d’arte e professore universitario.

Infatti, spesso gli accademici, in particolar modo quelli italiani, sfoggiano linguaggi forbiti e assolutamente incomprensibili. Anche i contenuti si rivelano sovente eccessivamente teorici e adatti appunto ad una lezione universitaria ma non all’applicazione.

Fortunatamente con questo libro mi sono dovuto ricredere. Sicuramente il linguaggio e la sintassi usati in Leggere la fotografia[image: image25.png]


 sono più sofisticati che in molti altri libri sulla fotografia. Però essi non ne impediscono la comprensione e le lezioni che si possono apprendere da questo testo sono numerose e importanti.

I contenuti

Riassumendo a grandi (grandissime) linee, il libro insegna tutti i punti di vista attraverso cui può essere analizzata (letta) una foto:

i contesti, interni ed esterni,

· la preparazione di uno scatto,

· gli aspetti tecnici, lo sviluppo (vale anche per il digitale) e la pubblicazione,

· la composizione, intesa anche come il ritaglio dello scatto in fase di sviluppo,

· i contenuti e ovviamente i loro significati.

Ciascuno di questi punti di vista viene poi spezzettato e approfondito a sua volta. La dissertazione è estremamente dettagliata e sistematica, corredata da numerose citazioni.

Ogni capitolo sfrutta immagini veramente utili a capire quello che viene spiegato a parole. Inoltre, al termine di ogni capitolo una sezione di casi di studio chiarisce ancora meglio i concetti.

Al termine del testo un’utilissima griglia riassume tutti i passi dell’analisi descritti nel libro. Inoltre, da bravo professore universitario, l’autore fornisce addirittura degli esercizi e degli spunti di lavoro per mettere in pratica quanto imparato.

C’è molto da imparare

Sostanzialmente, "Leggere la fotografia[image: image26.png]


" fornisce la “procedura” da seguire per sviscerare tutti i significati di una foto. Veramente, una volta letti e digeriti i contenuti del libro, non ci capiterà più di rimanere smarriti di fronte alla bellezza di una foto.

Il libro non parla di tecnica fotografica in nessun modo e questo è uno dei suoi punti di forza. Infatti, così ci ricorda quanto la tecnica sia solo uno strumento, non il fine.

Dopo aver imparato a leggere la fotografia saprai come realizzare uno scatto per veicolare al meglio il tuo messaggio. A quel punto potrai imparare le tecniche necessarie a farlo.

Se non ti spaventa un libro didattico, diverso dai libri “per fotografi” te lo consiglio vivamente.

DeBlur Filter (filtro anti-mosso) da Adobe

di Roberto Tartaglione da www.fratellitartaglione.org 



effetto del filtro DeBlur (presentato al Max 2011)

In questi giorni c’ è un forte dibattito su un plug in per Photoshop mostrato da Adobe al Max 2011 che permetterebbe di restaurare foto mosse (De-Blur filter). Si tratta della presentazione di una anteprima di un lavoro in corso d’ opera che, va precisato, non è sicuro che abbia una ricaduta commerciale, cioè se sarà reso disponibile al pubblico. All’ inizio erano circolati su you tube filmati registrati dalla platea, ora Adobe ha postato un video ufficiale . Gli scettici non mettono tanto in dubbio la capacità del filtro, quanto le immagine di partenza utilizzate per la dimostrazione.

L’ applicazione dei principi della ”deconvoluzione*” (deconvolution) alle immagini non è nuova; in campo medico e scientifico sono stati sviluppati diversi algoritmi che permettono ad esempio di migliorare un’ immagine di un microscopio a fluorescenza, di una tomografia, di una immagine satellitare o di un radio telescopio; questi algoritmi funzionano a patto che si conosca l’ errore generato dallo strumento stesso. Anche in campo militare e di sorveglianza questa tecnica trova diverse applicazioni. Se non si conoscono i parametri di errore, come nel caso di una foto mossa per il movimento casuale della fotocamera o del soggetto, si parla di ” blind deconvolution”, dove si tentano di eliminare le informazioni non necessarie (l’ effetto mosso) attraverso “calcoli probabilistici”. In particolare già nel 2008 da parte di Qi Shan, Jiaya Jia and Aseem Agarwala era stato sviluppato un algoritmo che permetteva di restaurare foto non nitide.



Presentazione del nuovo algoritmo da parte di Qi Shan, Jiaya Jia, and Aseem Agarwala al SIGGRAPH 2008

Tornando quindi alla dimostrazione di Adobe, gli scettici si chiedono se il filtro fosse stato applicato ad una fotografia mossa oppure il punto di partenza fosse stato una foto corretta e “pasticciata” successivamente con artifici che il plug in ha poi riconosciuto e neutralizzato. Molti hanno lamentato che non sia stata utilizzata una foto del pubblico per la dimostrazione, ma questo è normale: non trattandosi di una tecnica definitiva e messa in commercio, è stata utilizzata una fotografia utilizzata per le sperimentazioni, il suo utilizzo su foto della vita reale sarà un passo successivo se gli Adobe Labs continueranno in questa ricerca. La differenza è sostanziale perchè come visto la deconvoluzione di immagini con errori casuali è molto più complessa. Allo stato attuale non credo che esistano software capaci di ricostruire immagini completamente impastate, in stile “CSI”, Las Vegas o New york o altro… Altri ancora si chiedono se il motivo di questa uscita di Adobe che qualcuno reputa forse un po’ frettolosa , non sia dovuta alla messa in vendita, a breve della fotocamera “multifuoco” della Lytro (questa è una piccola sorprendente galleria di immagini realizzata con questa camera).

Un secondo punto dibattuto è se c’è la necessità di un filtro di questo tipo, considerando che i sensori sono sempre meno avidi di luce e permettono quindi di lavorare con tempi più brevi. Inoltre ormai anche su fotocamere consumer sono previsti stabilizzatori ottici che permettono di guadagnare parecchi stop in termini di velocità di otturazione. In ogni caso, e questo è il mio parere personale, non sono contrario o prevenuto rispetto a questo lavoro di Adobe; anche fra i professionisti, c’ è sempre qualche immagine da salvare per “portare a casa la pelle” tuttavia quello che spero è che tutto questo non si traduca in esagerati aumenti di costo della prossima suite. Anche un pubblico più vasto potrebbe beneficiare di questo plug in se sarà inserito in Photoshop Elements, dai costi molto più contenuti.

* In maniera molto ma molto semplificata, giusto per rendere conto del termine che si trova nei motori di ricerca, la convoluzione è quando due o più segnali si sommano generandone uno nuovo, la deconvoluzione è la separazione di questi, attraverso un filtro, ritornando alle componenti originarie. E’ un termine utilizzato originariamente in astronomia, ma diventato di uso comune in tutte le applicazioni di scientific imaging in cui si vuole scorporare il disturbo o altre componenti non volute da un’ immagine. Il prof. Patrizio Campisi del dipartimento di Elettronica applicata della facoltà di ingegneria di Roma 3, ha scritto un libro sull’ argomento:Patrizio Campisi, Karen Egiazarian: Blind Image Deconvolution, CRC press, New York 2007; inoltre in rete si trovano diversi documenti sull’ argomento; può essere utile sfogliarne alcuni anche solo per vedere le ricostruzioni delle immagini che questi software sono in grado di fare.
Elliott Erwitt: «Dopo sessant' anni di fotografia voglio ancora accontentare prima me stesso»

di Giovanna Calvenzi da archiviostorico.corriere.it

Nel suo sito Internet Elliott Erwitt si ritrae con un cappello da giullare, l' espressione seria, di fianco a una scritta che recita. «Sono Elliott Erwitt. Lo sono stato per un certo numero di anni». 83, per la precisione. Nomadi. In giro per il mondo dalla nascita. A Milano ha passato i primi dieci anni della sua vita (è nato a Parigi nel 1928) per poi emigrare negli Stati Uniti poco prima dello scoppio della Seconda guerra mondiale. A Milano torna spesso (come ieri alla Triennale, per l' inaugurazione della mostra Lavazza), perché ha ricordi, amici e degli ottimi clienti con i quali lavora da anni. Perché Elliott Erwitt ha ufficialmente una doppia anima: fotografa per i suoi clienti, appunto, e per se stesso. «Sono un fotografo professionista per necessità, un fotografo amatore per vocazione», dichiarava. Ma oggi, come sempre con la macchina fotografica al collo e lo sguardo ridente, si corregge: «Credo di essere stato sempre un professionista. Le distinzioni non hanno più senso. L' unica differenza è che quando lavoro per un cliente lo devo accontentare. Ma comunque devo accontentare anche me stesso». La sintesi dei suoi quasi sessant' anni di attività lo vede esordire diciottenne a Los Angeles come ragazzo di bottega in un negozio di fotografia (in un giorno ha lavato 25.000 stampe che ritraevano Ingrid Bergman), incontrare Robert Capa a New York all' inizio degli anni Cinquanta, diventare membro dell' agenzia Magnum nel 1953, viaggiare in 
tutto il mondo, realizzare immagini diventate storiche (l' incontro fra Kruscev e Nixon nel 1959, il set dell' ultimo film di Marilyn Monroe, Gli spostati , nel 1961, i funerali di John Kennedy nel 1963, il ritratto di Ernesto Che Guevara all' Avana nel 1964), realizzare documentari, spot e immagini di pubblicità e di moda con uno stile inconfondibile, acuto e gentilmente ironico. Sempre riconoscibile. «Sempre no - precisa -. Ho fatto anche food, foto di architettura e di viaggio, e riconoscere la mia mano in quelle foto diventa difficile. Però ho pubblicato circa quaranta libri, otto dei quali dedicati ai cani. Adesso sto rivedendo tutto il mio archivio. Mi piace sorprendermi con immagini che mi sono dimenticato di aver fatto. Scopro e aggiungo continuamente cose nuove». «Il mio prossimo libro, che esce questo mese, si chiama Sequentially Yours , come nelle firme delle lettere in inglese, e raccoglie sequenze e momenti non decisivi. Mi sono accorto che le foto fatte prima e dopo la realizzazione di un servizio a volte sono meglio della foto che viene scelta. Per esempio ho trovato trentadue foto di persone che cercano invano di chiudere l' ombrello e se ne vanno con l' ombrello aperto. Oppure una trentina di foto degli interpreti de Gli Spostati che si preparano per la foto ufficiale. Poi sto progettando un libro sui bambini: ho un sacco di figli (sei) e quindi un sacco di foto di bambini». Prima dei bambini ci sono stati i cani, un' altra passione della sua vita: «I cani sono ovunque e si possono fotografare senza chiedere loro il permesso», scherza. Le foto dei cani - antropomorfi, buffi, teneri, umani, sempre divertenti - hanno fatto sorridere lettori di tutto il mondo e contribuito a farlo conoscere ovunque. Il suo primo introvabile e imperdibile Son of a Bitch, del 1974, è diventato un libro di culto per gli appassionati di cani e di fotografia e Dog Dogs , del 1997, ha venduto oltre trecentomila copie. Recentemente ha ripubblicato, con un' applicazione per iPad, Personal Best , un suo libro del 2006. Il suo meglio, cioè le foto che ha fatto per se stesso «mentre mi guadagnavo da vivere facendo il fotografo»: ci sono le foto storiche, le foto di famiglia, ritratti di persone celeberrime e di sconosciuti, piccoli gioielli di freschezza e arguzia realizzati con una straordinaria capacità di raccontare quello che solo lui riesce a vedere. «Ma ho fatto anche un libro sul mio peggio - aggiunge -. Nel 2009, con lo pseudonimo di André S. Solidor, ho pubblicato le mie foto peggiori: The Art of André S. Solidor . Ci sono pesci che fumano il sigaro, in copertina King Kong e una bella ragazza. Ho scelto il nome perché era proprio stupido e perché mi piace il suo acronimo (ASS: sedere), che non c' è bisogno che traduca». Il suo italiano è sempre impeccabile e conserva un gradevole accento milanese. Questa volta rimarrà a Milano pochi giorni, fra una puntata a Parigi e un' altra a Berlino. Però viaggiare gli piace sempre meno: «Non è più una cosa da persone civili», dice. «Negli aeroporti americani ti fanno togliere le scarpe e la cintura». I suoi progetti immediati, una volta tornato a casa, a New York, sono una mostra per il Giappone prevista per gennaio 2012 e poi riposo: «Farò quelle cose che non faccio mai: saune e sole». 

Henri Cartier-Bresson
comunicato stampa da www.undo.net

Photographe. 155 fotografie che furono scelte dallo stesso autore con l'intenzione di creare una retrospettiva esauriente della sua opera fotografica. Un lungo viaggio attraverso il tempo di Henri Cartier-Bresson a cura dell'omonima fondazione francese, con uno sguardo anche alla produzione grafica e pittorica dell'autore.
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Seine-Maritime. Dieppe. Normandia. Francia, 1926, © Henri Cartier-Bresson/Magnum/Contrasto
La mostra, a cura della Fondation Henri Cartier-Bresson, dell’Agenzia Magnum Photos e dell’Agenzia Contrasto, è organizzata da Imago Multimedia – agenzia fotografica e casa editrice di Nuoro – col contributo fondamentale dell’Agenzia Regionale Sardegna Promozione e la collaborazione del Museo MAN. Sarà un evento unico in Sardegna. L’esposizione comprende 155 fotografie che furono scelte dallo stesso autore, con l’intenzione di creare una retrospettiva esauriente della sua opera fotografica.
La mostra è come un lungo viaggio attraverso il tempo di Henri Cartier-Bresson e il suo essere presente in ogni attimo dell’esistenza; nessuno come lui ha saputo condensare negli anni di intensa attività fotografica e artistica in giro per il mondo un’osservazione puntuale e profonda, cosciente e originale in ogni situazione. La realtà documentaristica e la propensione di Henri Cartier-Bresson a non manipolare lo sguardo e l’evento che si trovava davanti, trova sbocco in una profonda poesia del quotidiano, di gesti, avvenimenti e volti comuni in apparenza privi di importanza. Ma che sia gente di strada – bambini che giocano, venditori ambulanti, passanti – nei tempi usuali del lavoro e nei riti della festa, o che siano i protagonisti degli avvenimenti principali del Novecento – la fine della Seconda Guerra Mondiale, la morte di Gandhi, gli artisti più noti del momento – ogni evento è per lui occasione di esercitare la consapevolezza interiore; un’azione e un esercizio che condensava in attimi significanti la vita, “attimi decisivi” che lui – e solo lui – riusciva a cogliere quando riusciva a “mettere sulla stessa linea di mira il cuore, la mente e l’occhio”.

Una mostra che scalza le debolezze, le incongruenze, le distrazioni del nostro sguardo oggi persino troppo sollecitato dalle immagini che corrono veloci; una mostra che rende omaggio all’opera tutta di Henri Cartier-Bresson, al disegno e alla pittura che furono le sue prime vere passioni e che lui per primo in Occidente seppe condividere e articolare in una pienezza dove il rapporto e l’uso dei diversi mezzi di espressione è solo un gioco, utile per comunicare coi propri simili.
MAN_Museo d'Arte sino al 29.01.2012- via Sebastiano Satta 15 - Nuoro.Orari: 10:00-13:00/15:30-19:30 (lunedì chiuso)Ingresso: Intero 3 euro, ridotto 2 euro

Jacques Henry Latigue

di Luciana Baldrighi da ilgiornale.it

· 1 

0

[image: image30.jpg]



Strumenti utili Entrando alla Fondazione Forma di Milano a due passi dal Teatro Verdi di via San Gottardo, si ha la netta sensazione di entrare in un mondo che non ci appartiene più se non per storia e memoria, ma un mondo che tutti vorremmo vivere o rivivere. 

Lo percepiamo mentre guardiamo immagine dopo immagine del grande fotografo Jeaques Henry Latique al quale la Fondazione Forma dedica una retrospettiva d'autore, i motori, le donne, la Parigi e L'Eliseo del Presidente francese Giscard. 

Le ragazze sorridono avvolte da splendidi vestiti le cui gonne si gonfiano con il vento, a Biarritz La moglie Renée, viene ritratta nel 1930 con un cappello di grandi dimensioni, come la moda dell'epoca richiedeva, il cui candore fa risaltare il viso abbronzato di lei, tra Aix e Parigi possiamo ancora rivederla seduta su un'auto d'epoca aggrappata al parabrezza, era il 1931, con occhiali e cuffia come si portavano sulle auto decapottabili. 

Le auto sono sempre state una grande passione del fotografo, splendide le immagini del Grand Prix, la Delage dell'Automobil Club di Francia sfreccia al traguardo, era il 1912. E poi ancora ragazzi che giocano a tennis in tenute perfette, un ragazzino si tuffa, un altro fa le capriole, altri ancora colpiscono una palla.

E' stato questo il favoloso mondo di Latique, una bella vita da vero "amatore", scoperto anche da Giscard D'Estaing che lo nominò suo fotografo ufficiale. Il titolo della mostra allo Spazio Forma è "La scelta della felicità" aperta fino al 20 novembre con ingresso su via Lucrezio Caro1 (ingresso Euro 7.50. Purproppo non c'è catalogo). Dopo qualche doverosa nota bibliografica necessaria per capire il suo lavoro di artista e l'epoca in cui viveva, ritornere a parlare delle bellissime immagini in seguito denate allo Stato.

Latigue era nato a Corbevoire nel 1894, nei sobborghi di Parigi, da una famiglia benestante dalla quale riceve un'educazione si può dire "moderna"; il padre lo incoraggia al mondo delle automobili e capisce la sua passione per la fotografia, un mezzo allora non ancora considerato artistico al punto che nel 1901 gli regala una macchina fotografica in legno (13x18) con otturatore manuale con la quale inizia a realizzare le prime immagini come quella del gatto che salta su uan spalla esposta in mostra. Una favola lunga una vita dettata dal desiderio di fermare il tempo. 

Successivamente si era attrezzato di fotocamere che avevano tempi di scatto velocissime: da pricipio le esperiementa nella bella villa ricca di verde, dai larghi viali di ghiaia che Henry percorreva con il fratello Zissou, più comunemente chiamato "bob terrestre", con il quale saltava scalinate e siepi. Quando gira per la Francia e altrove Latique insegue la velocità, dalle gare ciclistiche a quelle automobilistiche, poi si dedica ad aerei e alianti e alterna alle nuove macchine la cinepresa ricevuta dal padre a dieci anni. Poi scatta il periodo delle "donne". 

Le prime dame eleganti le insegue al Bois de Boulogne, poi punta l'obiettivo sulle amiche e sulla moglie. Tutte finivano in eleganti album familiari, perchè l'artista che era anche pittore di natura, fiori prevalentemente e soggetti sportivi, si considerava un modesto fotoamatore. E' a partire dagli anni Cinquanta che partecipa a un'importante collettiva e nel 1962 a New York va vedere alcune stampe fotografiche a John Zsarkowski, direttore del dipartimento del Museo d'Arte Moderna, il quale folgorato da tanta genialità e bellezza gli dedica subito una prospettiva all'età di settant'anni. Negli altri venti anni di vita si dedica a Giscard.

In mostra alla Fondazione Forma non mancano alcuni quaderni e agende da lui scritti dalle quali emerge una carattere melanconico al contrario dei suoi scatti vivaci e felici, per non dire spesso spensierati. 

KODAK, rischio bancarotta?
da finanza.essenzialeonline.it

"Tu premi il bottone e noi facciamo il resto". Con questo slogan George Eastman, il papà della Kodak, l' inventore della fotografia istantanea, presentò al mondo la sua rivoluzione di fine '800. Nel 1907 la Kodak impiegava ben 5.000 addetti in tutto il mondo. Oggi, la storica casa produttrice di pellicole fotografiche, fondata 131 anni fa, sembra vicina alla sua fine. Secondo voci che si stanno rincorrendo negli ultimi giorni, il gruppo statunitense Kodak rischia il fallimento. Il Wall Street Journal ha riportato la notizia che la società si sarebbe rivolta all' avvocato Jones Day per considerare alcune opzioni, tra cui la ristrutturazione aziendale o, nel peggiore dei casi, la dichiarazione di bancarotta. Kodak ha confermato di aver assunto il legale per una consulenza, ma ha affermato di non aver alcun intenzione di chiedere la protezione da bancarotta. La decisione sarebbe riconducibile alle crescenti preoccupazioni manifestate dai potenziali acquirenti di brevetti del portafoglio Kodak. Procedere ad un acquisto potrebbe infatti costituire un cosiddetto trasferimento fraudolento nel caso in cui la società risultasse infine insolvente 
La società avrebbe risentito della crisi e non sarebbe riuscita a reagire tempestivamente al boom del digitale e alla concorrenza di colossi come Canon, Sony, e Samsung. Soffocata dai debiti, che hanno continuato a crescere nel tentativo della Kodak di reuperare il terreno perduto, la famosa azienda, a lungo leader incontrastato di prodotti fotografici, si trova ora in grave dissesto finanziario. 
Le notizie hanno fatto collassare il titolo in borsa: Eastman Kodak ha perso al NYSE circa il 65%, scendendo fino a 82 centesimi nella seduta di venerdì. Questa settimana la dichiarazione della compagnia di aver preso in prestito 160 milioni di dollari dalla sua linea di credito permanente ha suonato come un campanello d'allarme per gli investitori. 
Il costo per proteggere il debito Kodak da default si è impennato. I Credit-default swap legati alla società sono saliti di 4 punti percentuali, portandosi al 66,5 per cento. Ciò significa che gli investitori dovrebbero pagare 6,65 milioni dollari inizialmente e $ 500.000 all'anno, per cinque anni, per proteggere i 10 milioni di dollari del debito di Kodak, valutato CCC da Standard & Poor e Caa2 da Moody's. 
Quest'ultima ha tagliato il rating delle obbligazioni Kodak il 27 settembre e ha indicato che ulteriori riduzioni potrebbo seguire, citando "la debolezza in corso" nelle operazioni della società.
EDWARD STEICHEN, GLI ANNI CONDÉ NAST
da redazione di nonsolocinema.com 

Edward Steichen è una delle figure più prolifiche, influenti e controverse della storia della fotografia. Affermato e riconosciuto pittore e fotografo a livello internazionale, nel 1923 è nominato responsabile della sezione di fotografia delle edizioni Condé Nast in particolare delle riviste Vogue e Vanity Fair, una delle posizioni più prestigiose ed ambite nel campo della fotografia commerciale. Sebbene questo incarico andasse contro il nobile principio “l’arte per l’arte” abbracciato dal suo mentore il fotografo Alfred Stieglitz, Steichen decise di cogliere questa opportunità dopo aver concluso che la natura della fotografia è di essere utile: "Ho voluto lavorare su commissione, come un ingegnere,". Nei quindici anni successivi, grazie alle possibilità e al prestigio conferito dall’impero Condé Nast, Steichen realizzò un’opera di ineguagliabile brillantezza, il suo straordinario talento e le sue eccezionali energie riuscirono ad enfatizzare e rendere affascinante la cultura contemporanea e le sue personalità— nella politica, letteratura, giornalismo, danza, teatro, musica, moda, opera e cinema. Nessun altro fotografo ritrattista avrebbe potuto confrontarsi con Steichen per il numero di audaci e coinvolgenti studi che produsse per Vanity Fair e Vogue.

Chi altro poteva vantare di aver fotografato molti dei migliori registi al mondo, attori, attrici, pittori, atleti, drammaturghi, produttori, poeti, giornalisti, ballerini, cantanti, scrittori? Negli anni venti e trenta, Steichen creò un nuovo stile della fotografia di moda, che fino adallora era stata un’incoerente e pittorica espressione, non al passo con la filosofia modernista sostenuta dagli stessi stilisti attratti dalle avanguardie del tempo. L’esposizione diretta di Steichen alle nuove correnti artistiche a livello internazionale e la sua naturale ed eclettica inclinazione lo resero l’ideale interprete della moda nel mondo della fotografia. Il suo stile innovativo, dettagliato ed illuminato ha rivoluzionato la fotografia di moda ed è ancora oggi presente nelle fotografie dei suoi discendenti quali George Hoyningen-Huene, Horst p. Horst, Richard Avedon, Robert Mapplethorpe e Bruce Weber.

L’elenco completo dei ritratti di Steichen stupisce per la sua varietà. Tra più di mille soggetti fotografò i registi Cecil B. De Mille, Ernst Lubitsch, Irving Thalberg, Josef von Sternberg e Walt Disney; tra gli attori, Gary Cooper, Maurice Chevalier, Harold Lloyd, W.C. Fields e Rudolph Valentino; tra le attrici, Greta Garbo, Shirley Temple, Gloria Swanson, Claudette Colbert, Marlene Dietrich e Fay Wray; tra i pittori, Henri Matisse e Georges Rouault; tra gli scrittori, Thomas Mann, George Bernard Shaw, W.B. Yeats, e.e. cummings, Luigi Pirandello e Colette; tra i ballerini, Martha Graham, Ruth St. Denis e Fred Astaire; tra i musicisti, Igor Stravinsky, Leopold Stokowsky, Vladimir Horowitz e George Gershwin; fra gli statisti, Winston Churchill, Franklin Delano Roosevelt e Herbert Hoover; tra gli atleti, Jack Dempsey e Suzanne Lenglen; tra i giornalisti Clare Booth Luce, Walter Winchell e Walter Lippmann. Spesso nei ritratti di attrici ed artiste c’è un chiaro riferimento alla moda: Colette indossa abiti di Chanel; Hepburn di Schiaparelli, Swanson di Chanel. Ciò che colpisce oggi, circa settantacinque anni più tardi, è la versatilità del suo approccio. Steichen non guardò mai indietro, anzi costantemente riuscì a trovare nuovi e privilegiati modi per fotografare le sue modelle e i loro abiti.

Galleria Carla Sozzani Corso Como 10 – Milanowww.galleriacarlasozzani.org

In mostra dal 20 novembre 2011 al 12 febbraio 2012 martedì, venerdì, sabato e domenica, ore 10.30 – 19.30 mercoledì e giovedì, ore 10.30 – 21.00 lunedì, ore 15.30 – 19.30   
Lytro rivoluziona la fotografia: dai pixel ai raggi di luce

di Roberto Faggiano da www.ilsole24ore.com 
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Dopo quindici anni di studi e sperimentazioni all'Università di Stanford la fotocamera Lytro è pronta per la vendita. I prezzi sono piuttosto abbordabili: 399 dollari per la versione con 8 gb di memoria e 499 dollari per la 16 gb; le prenotazioni per il mercato Usa sono già partite con consegna prevista all'inizio del 2012, ancora nessuna notizia per l'Europa. 

La nuova fotocamera introduce un concetto rivoluzionario nel mondo della fotografia: la possibilità di scattare un'immagine e di metterla a fuoco solo successivamente, scegliendo liberamente l'esatto punto da focalizzare. Basta quindi alle immagini studiate a lungo prima dello scatto per trovare la giusta inquadratura, sarà sufficiente un solo rapido click sull'apparecchio per cogliere l'istante di una scena e poi elaborarlo tranquillamente sul pc prima di stamparlo o postarlo sui social network. Precisando che l'elaborazione è alla portata di chiunque, dato che basta scegliere il punto da focalizzare, cliccarci sopra e tutto è già finito. Il merito di queste prestazioni è tutto nel sensore di ripresa delle immagini, per il quale non si parla più di megapixel ma di megarays, milioni di raggi di luce. 

Questo speciale sensore infatti sfrutta diverse lenti ottiche che realizzano uno zoom ottico 8x con apertura focale f/2 che riesce a catturare l'intero spettro della luce. Viene catturata ogni angolazione e rifrazione della luce su un soggetto e sull'intera scena, questo permette in seguito di ricreare le diverse messe a fuoco. Il sensore "light field" cattura 11 milioni di raggi di luce e li passa a un circuito "light fiedl engine" che elabora i dati raccolti e li archivia; un piccolo chip riesce ora a sostituire quello che era un vero e proprio super computer nell'università durante gli studi su questa tecnologia. Sul sito dell'azienda (www.lytro.com) è possibile sperimentare direttamente la tecnologia applicata su una galleria di immagini.

Rivoluzione anche nella forma 
Il bello della Lytro è anche nella sua forma: un parallelepipedo colorato da 4 centimetri di lato e lungo 11 centimetri con un peso di 214 grammi, parzialmente rivestito in gomma nella zona vicina al mirino. I comandi sono ridotti al minimo, troviamo solo il pulsante di scatto meccanico mentre sul display touch è possibile passare in rassegna le immagini archiviate oppure provare subito la messa a fuoco preferita. Non si usano schede di memoria perché c'è già un archivio interno da 8 gb (per 350 scatti) oppure 16 gb (per 750 scatti). L'alimentazione viene da una batteria interna ricaricabile tramite cavo usb, con lo stesso cavo si possono scaricare le foto sul pc. Al momento la Lytro ha preparato un software dedicato al mondo Mac ma è già annunciata la versione Windows.
La nuova Lytro diventerà per la fotografia quello che è stato l'iPod nel mondo della musica? Presto per dirlo, ma la semplicità con la quale è stato trasferito al pubblico un concetto molto complesso, richiama proprio la rivoluzione portata dall'iPod nel vecchio mondo dei compact disc. 

Paolo Coltro e Padova : La realtà fuori contesto 
di Silvia Ferrari da www.ilgiornaledivicenza.it
L'esposizione del giornalista vicentino al Centro Altinate. Nelle sue foto la città "gioca" a rendersi informale

 Il giornalista Paolo Coltro 

Concentrarsi sul particolare fino a perdere il senso generale. Zoomare la realtà, ottenendo un effetto straniante senza deformarla. Fare di un istante il tutto e del tutto un oggetto da dissezionare. "Padova informale", la prima mostra fotografica del giornalista vicentino Paolo Coltro, incornicia una Padova inedita, fatta di geometria e cemento, di acciaio e colori che sembrano essere stati sorpresi dove nessuno si attendeva che ci fossero. Quasi un nudo inatteso, l'esitazione di una bellezza che non sa di esistere. Paolo Coltro immortalare questa bellezza impacciata dei capannoni, delle strade, delle lamiere.
« Non fotografo le persone. Sono un vecchio orso: vado in giro per i cavoli miei senza intromettermi. La ricerca è un'altra: non quella sociologica o d'ambiente. Mi interessa cercare il bello o l'interessante anche dove sembra che assolutamente non ci siano, dove sono inaspettati, dove nessuno li cerca». 
Padova c'è - nei dettagli e nei particolari degli spazi più noti, dal Portello a via Venezia -. Ma Padova è anche altro da sé: è qui, ma anche altrove. 

Potenzialmente ovunque.

«Non mi sento né artista, né fotografo: voglio solo fare il cronista con la macchina fotografica. Come spero di fare il cronista nel giornale in un modo un po' diverso da tanti altri, così spero di fare il cronista con la macchina fotografica con un pizzico di originalità».

E allora, ecco che resta il gioco con lo spettatore, lettore della realtà che Coltro cronista indaga: raccontare una parte di realtà che esiste così come viene mostrata (non c'è nessun tipo di ritocco digitale nelle foto - «Non ne sono capace» -), ma renderla compiuta in se stessa. Un particolare, uno scorcio, una visuale diversa che possono esistere di per se stessi, senza un contesto che li definisca. La natura urbana, formale per necessità, che gioca a rendersi informale. 
«Queste foto dovrebbero solo dare una piccola emozione estetica, non devono essere riconosciute. Non sono foto descrittive: non bisogna cercarci una storia o un'immagine della città. Si devono cercare solo delle emozioni puramente estetiche: accostamenti di colore, divisione dei campi, equilibrio». 
"Padova informale", a cura di Barbara Codogno, s'inaugura oggi alle 18 a Padova al Centro culturale Altinate/San Gaetano in via Altinate 71. La mostra rimarrà poi aperta fino al 20 novembre tutti i giorni, esclusi i lunedì, dalle 10 alle 19. 

Paolo Coltro è nato a Vicenza nel 1953 («Sono un vicentino doc. Ogni tanto torno a Vicenza, ma sempre un po' di scapòn. Per fotografare ho bisogno di un po' di solitudine, di tranquillità»). Nel 1979 è stato tra i fondatori del Mattino di Padova. Ha diretto Nuova Vicenza quotidiano. Dal 1999 è caporedattore cultura e spettacoli per i quotidiani del gruppo Finegil (Mattino di Padova, Tribuna di Treviso, Nuova Venezia). Questa è la sua prima mostra fotografica.

Roberto Koch: "Contrasto punta sul digitale, i nuovi tablet esaltano la fotografia".

di Antonio Prudenzano da affaritaliani.libero.it
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 Roberto Koch (editore della casa editrice Contrasto e presidente della Fondazione Forma), ha da poco lanciato un nuovo progetto, la collana "Box", del quale ha già venduto i diritti all'estero. Il primo titolo, "Foto:box" è stato pubblicato in 10 lingue; il secondo, "Fashion:box", in otto; il terzo, appena pubblicato, "Music:box", è uscito contemporaneamente in sette nazioni... Si parla di numeri importanti: 300mila copie complessivamente vendute a livello internazionale. Com'è andata la presentazione del quarto titolo, previsto per il prossimo anno ("Movie:box", dedicato al cinema), alla Fiera del Libro di Francoforte? In quanti paesi l'avete venduto?
"La collana Box è partita nel 2009 con il primo titolo Foto:box, che è ormai un bestseller internazionale tra i libri illustrati. La Fiera di Francoforte appena conclusa è stata per noi molto positiva. Movie:Box, il quarto libro della collana, ha avuto di nuovo l’apprezzamento già riscontrato per gli altri titoli: abbiamo concluso accordi con 7 editori per la coedizione (inglese per Stati Uniti e Gran Bretagna, francese, tedesco, spagnolo,olandese e portoghese) e il tema del cinema è la naturale prosecuzione di una serie incentrata sulla fotografia e che affronta il modo della musica, della moda, e ora del cinema. Il successo della collana oltre che alla formula editoriale particolare che permette di mantenere il prezzo contenuto pur avendo ogni volume 500 pagine con le foto dei miglior fotografi del mondo, è dovuto anche alla rilegatura “a scatola” con un meccanismo che chiude il libro che la rende molto originale. I curatori dei vari libri (Gino Castaldo per Music:box, Antonio Mancinelli per Fashion:Box e ora Paolo Mereghetti per Movie:box) affrontano i vari temi con una organizzazione dei capitoli originale e sorprendente al tempo stesso . E’ una grande soddisfazione il successo di questa collana, unita all’orgoglio di far circolare nel mondo un progetto editoriale nato e sviluppato in Italia".
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C'è un'altra importante novità che riguarda la sua Contrasto: state lanciando su i-Tunes la App per i-Pad e i-Phone dedicata a Mario Giacomelli. Anche in questo caso guardate al mercato internazionale, visto che si tratta di una novità assoluta nel mondo dell’editoria fotografica (nessun editore di libri illustrati finora aveva avviato un progetto di questo tipo). Quali sono le caratteristiche di quest'applicazione? Quante immagini contiene? Avrà un seguito?
"Il progetto della App è il più grosso impegno che abbiamo affrontato dall’inizio dell’anno. La versione dedicata a Mario Giacomelli è molto di più di quello che si può immaginare pensando alla semplice versione digitale di un libro. è un vero e proprio nuovo prodotto, e la concezione editoriale è molto ricca:
-ci sono quasi 300 fotografie visionabili sia singolarmente, per serie e con lo slideshow, potendo scegliere la modalità con sui si vedono.
-ci sono 7 saggi di autori sia italiani che internazionali (Caujolle, Crawford, Morello, Scianna, Mauro, Fofi, Valtorta) sull’opera di Giacomelli, accompagnate da immagini di riferimento
-una biografia dell’artista scritta dal figlio Simone organizzata per decade e accompagnata dalle fotografie del periodo e documenti originali
-una intervista a Giacomelli realizzata dal grande fotografo Frank Horvat negli anni 80.

-10 contributi video originali di Mario Giacomelli che commenta le proprie opere e le spiega, e di vari autori che lo ricordano come artista (Gianni Berengo Gardin, Tullio Pericoli, Achille Bonito Oliva, Enzo Carli, Alessandra Mauro)raccolte in un video di Lorenzo Cicconi Massi
-una visita virtuale alla mostra di Giacomelli presentata a Milano a Forma
-5 lezioni speciali dedicate ad altrettante fotografie (questa è una aggiunta del tutto innovativa e originale) in cui 5 tra le foto più famose di Giacomelli vengono analizzate, spiegate, commentate nella loro composizione e se ne svelano i segreti che le rendono così magiche. Anche attraverso filmati che si muovono dentro la fotografie ne mettono in rilievo la composizione, la organizzazione dello spazio e le soluzioni visive.
Nel complesso la App permette parecchie ore di visione e di lettura, e vuole essere un modello di riferimento per trattare in modo completo l’opera dei grandi fotografi ad un prezzo contenuto (la App costa 9,99 euro) e che permette la fruizione anche a giovani e studenti in tutto il mondo. La app è sia in italiano che in inglese, è pubblicata in tutto il mondo ed è la prima di una serie dedicata ai Grandi Fotografi del mondo che proseguirà con tanti altri nomi. Per il momento stiamo lavorando con Sebastiao Salgado e William Klein per le prossime pubblicazioni. è un lavoro molto intenso, affascinante e entusiasmante e che seguiamo quasi a tempo pieno da 9 mesi. Ecco che con la nuova tecnologia, almeno in un campo come quello dell’editoria illustrata, l’editore è chiamato a una nuova sfida, affascinante e coinvolgente al tempo stesso e ha la possibilità di continuare a sviluppare il proprio ruolo in un mondo che cambia – forse - addirittura in meglio".

Avete da poco lanciato una nuova serie editoriale, "Lezioni di Fotografia", che ospiterà le lezioni di grandi fotografi. Il primo titolo è di Willy Ronis. Quali saranno i prossimi? 

"Lezioni di Fotografia prosegue il cammino iniziato nella nostra collana Logos dando più attenzione specifica alle parole dell’autore, che spiega in modo personale e appassionato come nascono le sue fotografie e come sono state realizzate. Il primo libro è dedicato a Willy Ronis, ed è caratterizzato dalla sua ironia e dalla sua leggerezza; la serie proseguirà con altri nomi, Reza, Basilico e molti altri successivamente. Uno degli elementi di successo di questa serie è legata alla nostra particolare attenzione alla divulgazione della fotografia. Contrasto si è sempre contraddistinta per la qualità di stampa e per le soluzioni originali e specifiche legate alla confezione dei nostri volumi, ma negli ultimi anni, a partire da Foto:box, per continuare con la serie logos, e poi Ombre di Guerra e Custodi dei Fratelli, e con l’attività di Forma, fortemente incentrata sulla divulgazione della fotografia, vogliamo allargare il pubblico interessato alla storia della fotografia e al suo sviluppo contemporaneo".

Contrasto si sta aprendo al mondo dell’arte. A questo proposito, avete pubblicato un saggio su Vermeer di Max Kozloff ("La luce di Vermeer") e un libro illustrato su Van Gogh ("Sotto il cielo di Auvers")...

"Il motivo fondante della esperienza di Contrasto era legato alla necessità di avere un editore italiano impegnato a fondo nella fotografia che potesse dialogare con gli altri editori internazionali dello stesso tipo. Cerchiamo di fare quindi libri che nascano da una nostra specifica esperienza e e competenza . Le incursioni nel mondo dell’arte che abbiamo cominciato l’anno scorso, vogliono essere tentativi in una direzione parallela, avvalendosi di contributi di grande valore, come il saggio di Max Kozloff (che pubblichiamo anche in inglese) o il libro su Van Gogh di Wouter van der Veen, che realizzeremo a breve anche in una edizione più economica. I primi riscontri sono molto incoraggianti anche se sappiamo in questo settore dobbiamo conquistare ancora molto terreno e abbiamo il rispetto dovuto per chi fa questo mestiere da molto tempo".

A Milano avete fondato la "Fondazione Forma", uno spazio museale interamente dedicato alla fotografia dove all’organizzazione di grandi mostre affiancate attività alternative. Quali eventi ospiterete nei prossimi mesi? Con la giunta Pisapia si lavora meglio?
"Il primo dicembre apriremo una grossa retrospettiva dedicata a Robert Mapplethorpe, che viene ospitata per la prima volta a Milano, ed è quindi un evento eccezionale che si inscrive nella lista di grandi maestri che abbiamo presentato a Forma, come ad esempio Richard Avedon o Henri Cartier-Bresson. Attualmente abbiamo in esposizione Julian Schnabel e Lartigue, dopo una estate dedicata alla città si Milano e alla giovane fotografia italiana. Ci muoviamo quindi un po’ in tutte le direzioni e la primavera prossima Forma ospiterà la seconda edizione degli Stati Generali sulla Fotografia in Italia, avviati nel 2011, e di cui usciranno nel mese di ottobre gli atti in volume. La giunta Pisapia costituisce una grande novità nel panorama politico italiano e anche un banco di prova per una nuova esperienza che proprio da Milano può nascere. Abbiamo avuto vari colloqui e speriamo che in futuro la collaborazione possa essere ancora maggiore, noi desideriamo che la Città di Milano sia parte della nostra Fondazione, e siamo quindi più che aperti ad un dialogo costruttivo in questo senso. Per il momento abbiamo realizzato come Forma a Palazzo Reale la mostra dedicata all’11 settembre che ha avuto un ottimo successo di pubblico e stiamo discutendo di altri possibili progetti".

Torniamo all'editoria: in Italia gli e-book per il momento non sfondano, a differenza di quanto avviene negli Usa. Crede nell'editoria digitale applicata alla fotografia?
"Credo molto nella opportunità che l’editoria digitale offre alla fotografia, soprattutto considerando che per i nuovi tablet la fotografia è un linguaggio che si può leggere in modo affascinante e con la maggiore qualità. Credo che avverrà quello che è avvenuto già per la musica: aumenterà molto la condivisione di fotografie e questo porterà ad una maggiore attenzione anche nei confronti di chi la fotografia la vive come professione. Di conseguenza anche l’interesse nelle realizzazioni editoriali sarà una sfida che gli editori dovranno cogliere: io sono molto curioso e entusiasta di capire come il pubblico reagirà alla pubblicazione della nostra prima App. Bisogna anche dire che la situazione cambia radicalmente da paese a paese, qui a Francoforte l’editoria digitale la fa da padrone quest’anno, ma mentre in USA la questione degli e-book è al centro e riguarda tutti i libri, in Europa c’è una minore urgenza di cambiare e forse una maggiore attenzione alle versioni elettroniche che non siano una pura trasformazione del pdf del libro, come dicevo prima. Ciononostante nessun editore si era cimentato prima con della App dedicate ai grandi maestri della fotografia, e quindi siamo contenti di aprire questa strada".

Come chiuderà il bilancio quest'anno Contrasto? State sentendo la crisi?
"La crisi economica riguarda tutti i settori e certamente anche il mercato dei libri. L’unico modo di reagire è di cercare sempre delle nuove soluzioni, di immaginare percorsi nuovi per il futuro, di lavorare su nuove alleanze. Non sappiamo ancora nei dettagli come andrà la stagione da qui alla fine dell’anno - che tradizionalmente è sempre la più importante per tutti gli editori di libri illustrati – ma ritengo da quanto fatto fin qui che sarà un buon bilancio per Contrasto".

Grandi gruppi si sono fatti avanti per acquisirvi? Resterete indipendenti?
"Per ora non abbiamo avuto colloqui con grandi gruppi. L’indipendenza è un fattore cruciale della nostra attività editoriale. Certo immagino che la eventuale gestione all’interno di un grande gruppo potrebbe consentire una maggiore efficacia organizzativa della produzione e dei meccanismi che la regolano. Siamo felicemente indipendenti, e cerchiamo di procedere nel nostro percorso".

Un americano in Italia

di Giovanni Pelloso da archiviostorico.corriere.it

L' Italia e il fotografo residente a Little Italy (New York). Un rapporto, quello tra Leonard Freed e il Bel Paese, animato dalla passione per il racconto e dalla curiosità giornalistica, dal desiderio di sconfiggere i luoghi comuni e di non perdere l' obiettività di un lucido sguardo anche se conquistato dall' amore per ciò che fotografava. Quello che l' immagine propone è un meraviglioso viaggio narrato attraverso gli oltre quarantacinque soggiorni, lunghi e brevi, trascorsi nella penisola dal celebre reporter dell' agenzia Magnum tra gli anni Cinquanta e i primi del nuovo secolo. Nella cornice della Fondazione Stelline, dal 19 ottobre all' 8 gennaio, l' evento espositivo offre in cento immagini, tra vintage e modern print, un affresco in bianco e nero sull' Italia degli ultimi cinquant' anni e una memoria sulle identità diverse e preziose che la compongono. Curata da Enrica Viganò, in collaborazione con l' associazione Admira+, la mostra presenta, oltre al talento espressivo del fotografo americano, l' intuizione di colui che seppe cogliere nel quotidiano la scoperta di un' umanità, impasto di ignoranza e sapienza, di spontaneità e dignità. Il percorso consente al visitatore l' immersione nella storia recente, tra efficaci ritratti della gente di Sicilia - straordinari, quelli dell' uomo che trasporta il tonno e dell' anziano con bastone e coppola -, vivaci scorci di vita colti nelle viuzze e sulla spiaggia di Napoli (1956), momenti spensierati di soldati in libera uscita seduti su un ponte a Firenze (1958), divertiti intervalli di gioco di alcuni seminaristi in occasione di una nevosa giornata (Roma, 1958), ritratti di aristocratici veneziani e romani. Un' investigazione della società italiana effettuata con l' occhio dell' antropologo culturale e che oggi, nel 150° Anniversario dell' Unità d' Italia, ben si inserisce nel calendario nazionale delle iniziative per le celebrazioni.

LEONARD FREED. «IO AMO L' ITALIA» FONDAZIONE STELLINE. CORSO MAGENTA 61 02.45.46.24.11. ORARIO: MAR. - DOM. ORE 10-20; CHIUSO LUN. INGRESSO: 6 EURO. DAL 19 OTTOBRE (ORE 18.30, SU INVITO) ALL' 8 GENNAIO.

Una mostra su Robert Mapplethorpe 
da www.fotoup.net
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“Se fossi nato cento o duecento anni fa, avrei potuto fare lo scultore, ma la fotografia è un mezzo molto veloce per vedere e per fare scultura”.
Robert Mapplethorpe
Giovedì 1 dicembre alle 18.30 presso Fondazione Forma per la Fotografia inaugura la mostra Robert Mapplethorpe. Per la prima volta a Milano, una grande retrospettiva ripercorre la carriera e l’opera di Robert Mapplethorpe, tra i più importanti autori del Novecento che ha influenzato con le sue immagini dalla composizione perfetta, generazioni di fotografi e artisti. Il suo tempo è la New York degli anni Settanta e Ottanta, quella della rivoluzione pop, del new dada e di Andy Warhol; la città creativa e disinibita della liberazione sessuale, dell’esplosione della performance e della body art. Mapplethorpe è oggi unanimemente considerato uno dei più importanti fotografi del ventesimo secolo perché, come i grandi artisti sanno fare, è riuscito a essere nello stesso tempo classico e attuale: testimone del proprio tempo e astratto in una sorta di perfetta atemporalità. Le fotografie di Robert Mapplethorpe sono rigorose, composte, curate nel minimo dettaglio. I corpi, come i fiori, sono impeccabili, ritratti in ambientazioni quasi asettiche, i loro movimenti sono armonici e ricordano gli studi dell’arte e della scultura rinascimentali. La ricerca della perfezione, mito irraggiungibile per la maggior parte degli artisti, è per Robert Mapplethorpe la condizione necessaria da raggiungere in ogni suo scatto.
La mostra, proveniente dalla Robert Mapplethorpe Foundation di New York, comprende 178 fotografie e rappresenta un’occasione unica per ripercorrere, con un unico sguardo retrospettivo, il lavoro di Mapplethorpe, dalle prime polaroid di inizio anni Settanta, fino ai suoi celebri still life, ai fiori, ai ritratti, alla sconcertante serie dedicata a Lisa Lyon, alle splendide immagini dedicate al corpo maschile, indagato e celebrato come mai prima di allora, all’omaggio alla sua musa Patti Smith, agli insoliti, teneri e malinconici ritratti di bambini. L’estrema contemporaneità e la grande classicità di Mapplethorpe è tutta in questa possibile perfezione da raggiungere e da realizzare nel breve lasso di tempo di uno scatto, di una sessione di posa.
La mostra è accompagnata da un catalogo edito da Contrasto.

Robert Mapplethorpe nasce nel 1946 a Floral Park, nel Queens (New York City). Della sua infanzia disse: “Vengo dall’America di periferia. Da un ambiente sicuro, da un buon luogo dove nascere e vivere”. Nel 1963 si iscrive al Pratt Institute, nella vicina Brooklyn, dove studia disegno, pittura e scultura. Influenzato da artisti come Joseph Cornell e Marcel Duchamp, inizia a sperimentare l’utilizzo di materiali diversi e a realizzare collage polimaterici, includendo nelle sue composizioni immagini ritagliate da giornali e riviste. Nel 1970, compra una macchina fotografica Polaroid e inizia a realizzare fotografie e a utilizzarle nei collage. Lo stesso anno, insieme a Patti Smith, conosciuta tre anni prima, si trasferisce al Chelsea Hotel di Manhattan. Nel 1973, la Light Gallery di New York City espone la sua prima mostra personale: “Polaroids”. Due anni a Mapplethorpe viene regalata una Hasselblad, con pellicola medio formato, e inizia a scattare foto di amici e conoscenti – artisti, musicisti, star del cinema porno, e membri del S & M underground. Partecipa a progetti commerciali, realizzando la copertina per l’album di Patti Smith e dei Television e una serie di ritratti e immagini di feste per la rivista Interview. Negli ultimi anni ’70, si intensifica l’interesse di Mapplethorpe per lo scenario newyorkese “S & M”. Il risultato fotografico è scioccante per il contenuto e notevole per la maestria tecnica e formale. Mapplethorpe dirà in un’intervista per ARTnews alla fine del 1988, “A me, in particolare, non piace la parola ‘scioccante’. Io sto cercando l’inaspettato. Sto cercando cose mai viste prima… Ero nella posizione per scattare queste immagini. Mi sono sentito obbligato a farlo”. Nel frattempo, la sua carriera continua a sbocciare. Nel 1977 partecipa alla VI Documenta di Kassel, Germania Ovest, e nel 1978 la Robert Miller Gallery a New York City diviene il suo rappresentate esclusivo. Nel 1980 conosce Lisa Lyon, la prima campionessa del mondo di bodybuilding, con la quale negli anni successivi collabora a una serie di ritratti e di studi di nudi che porteranno alla realizzazione del libro Lady, Lisa Lyon. Durante gli anni ’80, Mapplethorpe produce un gruppo di immagini che simultaneamente sfidano e aderiscono agli standard dell’estetica classica: composizioni stilizzate di uomini e donne nudi, delicati fiori in still life e ritratti di artisti e nomi celebri, per citare solo alcuni dei suoi generi preferiti. Utilizza tecniche e formati differenti, incluse Polaroids a colori 20”x24”, fotoincisioni, stampe al platino su carta e lino, Cibachrome e stampe a colori dye transfer.
Nel 1986, realizza una serie fotografica per lo spettacolo di danza di Lucinda Childs, Portraits in Reflection, creata a partire dalle fotoincisioni per Arthur Rimbaud’s A Season in Hell, a sua volta commissionata dal curatore Richard Marshall, per la serie e il libro 50 New York Artists. Lo stesso anno gli viene diagnosticato l’AIDS. Scoperta la sua malattia, accelera il suo processo creativo, ampliando l’ambito artistico, lo scopo della sua ricerca fotografica e accettando l’aumento impegnativo delle commissioni. Il Whitney Museum of American Art realizza la sua prima retrospettiva in America nel 1988, un anno prima della sua morte avvenuta nel 1989. La sua vasta, provocante e potente opera, lo ha reso uno dei più importanti artisti del XX secolo.
Oggi Mapplethorpe è rappresentato da numerose gallerie e il suo lavoro fa parte delle collezioni dei maggiori musei del mondo. La sua arte vive anche grazie al lavoro della Fondazione Robert Mapplethorpe, fondata nel 1988 dal fotografo per promuovere la fotografia, supportare i musei che espongono l’arte fotografica e per finanziare la ricerca scientifica nella lotta contro l’AIDS.

Robert Mapplethorpe -Dal 2 dicembre al 8 aprile 2012-Tutti i giorni dalle 10 alle 20Giovedì e Venerdì fino alle 22. Chiuso il Lunedì,Costo biglietto: 7.50 euro Ridotto: 6 euro Scuole 4 euro - Per informazioni: 02 58118067 
Fondazione Forma per la Fotografia, Milano, Piazza Tito Lucrezio Caro, 1
www.formafoto.it 
Vedo dunque sono: 

percorso tra nuove tecnologie, fotografia e arte contemporanea
Giulio Cattaneo da www.teknemedia.net




Ha preso il via lo scorso 24 ottobre il ciclo di conferenze sulla rivoluzione della visione artistica contemporanea realizzato da Italia nostra presso lo spazio Oberdan di Milano (Viale Vittorio Veneto n.2) con l’intento di fermare l’attenzione del pubblico sulle innovazioni visive contemporanee.
Ad inaugurare la serie di lezione doveva essere l’ultimo tra i licenziati Rai, Philippe Daverio (ha dovuto rinunciare all’impegno per motivi personali) famoso storico e critico dall’arte che, nel bene e nel male, è sempre riuscito a mantenere alta l’attenzione su di sé, destreggiandosi tra riuscitissime trasmissioni televisive di educazione all’arte, cariche politiche ed avventure nel mondo dell’editoria; ad attenderlo una gran folla di persone, giovani studenti e anziani appassionati di storia dell’arte. Al suo posto il Dott. Antonello Negri, stimato docente universitario, direttore del Dipartimento di Storia delle arti, musica e spettacolo all’Università Statale di Milano, nonché membro del Consiglio d’amministrazione della Fondazione Boschi – Di Stefano. 
Vedo dunque sono prende in considerazione l’attuale concezione dell’arte come ambito senza limiti e confini fra discipline, tecniche, metodologie e scelte estetiche. Partendo dal presupposto che già da fine Ottocento la fotografia è entrata nella nostra quotidianità con grande impatto, influenzando l’arte figurativa ed iniziando così un percorso di trasformazione del nostro modo di vedere, le conferenze vanno ad esaminare i più significativi passaggi di una ‘visione dell’arte e della creatività completamente ampliata e arricchita grazie all’evoluzione tecnologica e sociale.
Tracciando una breve storia della fotografia, mezzo scelto come più rappresentativo per il cambiamento percettivo della realtà, si cercherà di sviscerare il continuo rapporto intercorso tra arti figurative tradizionali e il mezzo fotografico; rapporto che ha portato ad un cambiamento, oltre della percezione del reale, anche dell’estetica nel campo artistico. Si andrà perciò ad analizzare come l’ingresso di nuovi strumenti tecnologici di visualizzazione abbia contribuito a cambiare radicalmente il nostro modo di vedere e percepire il mondo, sottolineando come lo stesso concetto e la stessa percezione del tempo sia pariteticamente cambiata; notizie in diretta tv e azione congiunta di videofonini e mobile internet hanno già avviato un nuovo processo rivoluzionario di percezione del reale, attuando una rivoluzione non solamente estetica ma anche antropologica.
Il novecento e la rivoluzione dello sguardo, lezione tenuta dal Dott. Negri, si proponeva di evidenziare come, prima ancora dei nuovi strumenti di visualizzazione, sia stata una nuova modalità visiva degli artisti a cambiare il modo di guardare e di raccontare la nostra vita.
Una delle spinte più importanti è stata quella determinata dalla civiltà industriale che conferì pari importanza alla funzionalità e all’estetica della forma. Partendo da questi presupposti, dall’analisi delle nuove scoperte tecnologiche, l’energia elettrica, la fotografia ma anche lo sviluppo urbano della città, con l’industrializzazione e la nascita di tram e treni, Negri analizza due grandi figure di spicco di inizio novecento, Umberto Boccioni e László Moholy-Nagy, fautori nelle loro opere di un radicale cambiamento di prospettiva rispetto alla maniera precedente.
Per capire come e per quale motivo sia cambiato lo sguardo degli artisti nei confronti del mondo reale, durante il novecento, Negri analizza sinteticamente lo sviluppo della tecnica, prendendo ad esempio gli esperimenti di Nikola Tesla sulla corrente elettrica; le descrizioni dei primi viaggiatori in treno e delle prime fabbriche automatizzate milanesi. L’analisi dell’opera di Boccioni, in particolar modo di Materia, oltre a quella degli altri futuristi, ha permesso così di mostrare il cambiamento di prospettiva messo in atto dal movimento rispetto al “passatismo” accademico.
Si struttura partendo dalla pubblicazione Malerei, fotografie, film, l’approfondimento del lavoro di Moholy-Nagy che riteneva persa, con l’avvento della fotografia, parte del lavoro dell’artista, almeno quella relativa alla riproduzione della realtà. Alternando fotografie ed esperimenti di rayogrammi, impressioni fotografiche ottenute direttamente dall’impressione dell’oggetto sulla lastra fotografica, ad immagini selezionate dai giornali dell’epoca, Moholy-Nagy mette in stretto confronto la sua realtà costruita con quella oggettiva. Operatore del visivo più che semplice artista riesce a sfruttare appieno le capacità della tecnica fotografica per allargare i confini dell’arte. 
Esemplificativi i suoi fotomontaggi e i suoi lavori in cui, alla fotografia abbina interventi grafici, enfatizzando in questo modo l’immagine e dando così alla comunicazione visiva la possibilità di sviluppare concetti più elaborati sfruttando più livelli di lettura. Questo tipo di comunicazione diventerà essenziale per la propaganda politica tanto quanto per lo sviluppo della comunicazione pubblicitaria. 
Blink Photographic Circus

da www.artribune.com


Lunga 400 cm e alta 30 cm e' la Galleria Itinerante piu' piccola del mondo: al suo interno 20 fotografie da osservare con una lente d'ingrandimento. Un'esposizione ideata, progettata e realizzata da Lorenzo Mastroianni.

La serata del 31 Ottobre, nella notte di Tuttisanti, riserva un “mondo delle meraviglie” a chi vorrà trascorrerla presso la Galleria 291 Est, sancendo la proposta inaugurale di un’esposizione unica al mondo: Blink Photographic Circus. Ciò che verrà presentato è un evento raro: una galleria d’arte in miniatura, proposta in soli 2 mq. Questo micro e strabiliante progetto artistico itinerante, dopo tappe quali quella alla Rinassense Roma, al Loft 21 di Milano, al Barbagianna Casa d’Arte Firenze, al Ferrara Buskers Festival, alla Staatse Galerie Stoccarda, alla Biennale Internazionale di Firenze e alla Carpe Viam Roma Centro Elsa Morante (solo per citarne alcune), approda alla Galleria 291 Est fino all’11 Novembre, per poi riprendere il tour nel 2012 con tappe europee di rilievo quali Palazzo Loeven Berlino, Infantellina Contemporary Art Berlino, Royal Opera Arcade Londra, A.M. Art Bruxelles, Artevistas Gallery Barcellona, Sziget Festival Budapest.

Il Blink Photographic Circus, che sviluppa il suo progetto in Blink Micro Gallery e Claire Noise Micro Film, è un’esposizione fotografica ideata, progettata e realizzata da Lorenzo Mastroianni. Lunga 400 cm e alta 30 cm è la Galleria Itinerante più piccola del mondo: al suo interno 20 fotografie da osservare con una lente d’ingrandimento. Tali foto sono tratte dall’onirico lavoro fotografico Claire Noise (Grotesque Photography), progetto di ricerca artistica realizzato proprio da Lorenzo Mastroianni nel 2009. Le pareti interne alla micro galleria, completamente realizzate a mano enfatizzano il gusto retrò alla base del progetto. Tutto questo rende la Blink Micro Gallery, a sua volta, un’opera nell’opera. Qualcosa di unico ed irriproducibile, strutturata e pensata per un singolo visitatore per volta. La sospensione temporale dello “spettacolo” è inevitabile: l’uso della lente d’ingrandimento, studiata ad hoc per isolare lo spettatore lo conduce ad un rapporto diretto e intimo con l’opera stessa, indotto dalla visione dal video di “ingresso” alla micro gallery. Il video, della durata di 3 minuti, interamente realizzato da Lorenzo Mastroianni mediante la tecnica della stop – motion, è un concept project di ben 4000 scatti, prodotto della Claire Noise Micro Film.

L’apertura, sarà accompagnata, in un’atmosfera da circo delle meraviglie di inizio Novecento, dal Sensantional Freak’s Party, organizzato dal direttivo e dai soci della Galleria: un circo nel circo.

GALLERIA 291 EST  Roma,Viale Dello Scalo San Lorenzo 45,+39 0644360056 
sito web      info@galleria291est.com
Rassegna Stampa del Gruppo Fotografico Antenore a cura di G.Millozzi
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